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amizade  incondicional,  com  toda  certeza,  foi  o  presente mais  lindo  que a  universidade 
pode  me  dar,  além  da  experiência  acadêmica.  Ambos  me  fizeram  crescer  em  muito,  e 
gerou grande amadurecimento mental.  
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convencido  que  a  humanidade  pode  criar  um 
futuro  mais  prospero  justo  e  seguro,  e 
garantindo sua própria sobrevivência. Para isso, 






Grace‟s House,  como  parte  do  Trabalho  de  Conclusão  de  Curso  no  Bacharelado  em 
Moda  da  Universidade  Federal  de  Juiz  de  Fora.  Tomando  como  inspiração  para  a 
produção o artista plástico brasileiro Frans Krajcberg, foi feita uma pesquisa bibliográfica 
sobre  o  artista  referido,  na  intenção  de  analisar  suas  obras,  estética  e  a  forma  como 
interagia com a natureza, que fora seu campo de atuação em vida. Krajcberg considerava 
a natureza sua pátria e por isso suas obras sempre tiveram como característica de ação o 
protesto  e  a  revolta  contra  as  destruições  humanas  dos  recursos  naturais.  Para  melhor 
entendimento,  buscou­se,  ainda,  uma  breve  explicação  sobre  os  biomas  brasileiros  de 
onde o artista retirava seu material de trabalho e; um breve diálogo do campo da arte em 
conexão  com  a  moda;  visando,  deste  modo,  levar  a  criação  pareada  aos  conceitos  do 
artista. Do mesmo modo, realizou­se uma pesquisa de práticas sustentáveis no campo da 
moda para que,  então, pudessem ser  incorporadas na  fase de elaboração e  execução do 
trabalho. Por fim, para a apresentação das roupas confeccionadas e traçar uma conversa 
entre  Frans  Krajcberg  e  o  presente  trabalho  no  campo  imagético  e  conceitual,  uma 



















This work aims to create a Party Fashion Collection for Grace‟s House brand, as part of 
the  Completion  Work  at  the  Bachelor  of  Fashion  at  the  Federal  University  of  Juiz  de 
Fora.  Taking  as  inspiration  for  the  production  of  the  Brazilian  artist  Frans  Krajcberg, 
bibliographical  research  was  made  about  the  referred  artist,  with  the  intention  of 
analyzing his works, aesthetics and the way he interacted with nature, which was his field 





artist's concepts. Similarly, a survey of  sustainable practices  in  the field of  fashion was 
carried  out  so  that  they  could  then  be  incorporated  into  the  elaboration  and  execution 
phase  of  the  work.  Finally,  for  the  presentation  of  the  made  clothes  and  to  make  a 
conversation  between  Frans  Krajcberg  and  the  present  work  in  the  imagetic  and 






























Figura  09  –  Coleção  Athos  Bulcão  "do  inicio  ao  fim",  Ronaldo  Fraga,  SPFW  Inverno 
2011....................................................................................................................................30 






























Figura  35  –  Peças  de  Jennifer  Whitty  e  Holly  McQuillan  transformadas  a  partir  do 
Upcycling...........................................................................................................................63 
Figura 36 – Peças da coleção Re­Farm Re­Roupa 2019....................................................65 





























































































































































































































para  sua  marca,  que  surge  como  fruto  de  anos  de  trabalho  no  ramo  de  Moda  Festa.  O 







Deste  modo,  esta  pesquisa  visa  fazer  uma  análise  das  obras,  conceitos  e 
processos de criação do artista plástico citado, e a partir de tal analise transpor para a 




Diante  do  amplo  contexto  o  trabalho  foi  dividido  em  cinco  capítulos.  No  primeiro 
capitulo abordamos os conceitos de Bioma e Ecossistema Brasileiros, com o intuito de 
apresentar  os  locais  nos  quais  o  artista  buscava  materiais  para  trabalhar,  e  a 










preservação  dos  biomas  brasileiros  e  também  analisamos  a  obra  de  Krajcberg 





Pensando  em  preservação  ambiental,  trazemos  ainda,  um  sub  item  que 
aborda  a  sustentabilidade  na  moda.  Discute­se  nesta  sessão,  de  uma  forma  sucinta, 
como a moda é vista como uma indústria poluente, e pensando nisso, muitos designers 
de moda vêm trabalhando a sustentabilidade no ramo, de forma a reduzir os impactos 
ambientais  que  a  indústria  causa  no  meio  ambiente.  Por  isso  apresentamos  opções 
possíveis no campo da moda que estão sendo e que podem ser incorporados no ciclo 
de  vida  de  uma  peça  de  roupa.  Relatamos  sobre  alguns  exemplos  de  projetos  e 
designers que utilizam técnicas de baixo impacto ambiental, apontando um panorama 
destas ações no âmbito nacional. 
No  capítulo  que  se  segue,  apresentamos  a  marca  criada  pela  autora  e 
denominada  Grace’s House,  onde  é  explicitado  o  nicho  de  mercado  ao  qual  esta 
inclusa, o tipo de consumidora, seu público alvo, assim como três marcas as quais G 
(símbolo  da  marca),  costuma  seguir  como  referência  de  trabalho,  a  saber:  Fabiana 
Milazzo, Flavia Aranha e Christian Dior.  
Apresentados os  tópicos anteriores, podemos  finalmente explicar  a  intenção 
deste  trabalho,  que  é  o  desenvolvimento  de  uma  coleção  de  moda  inspirada  no  artista 
plástico citado anteriormente. Portanto, é no quarto capítulo que explanamos as etapas de 
seu  desenvolvimento,  desde  seu  conceito  até  o  resultado  final,  correspondendo  este  a 
parte técnica e prática do trabalho. Nos sub capítulos subsequentes, explicamos os tipos 




















um “sistema integrado e autofuncionante que consiste em interações dos elementos 
bióticos e abióticos, e cujas dimensões podem variar consideravelmente (2004, p. 112), e 
ainda, segundo Lopes, “os elementos bióticos são representados pelos seres vivos que 




elementos  abióticos  são  os  representados  pelos  ambientes  químicos  e  físicos,  sendo  os 
físicos  compreendidos  pela    radiação  solar,  temperatura,  luz,  umidade  e  ventos,  já  os 
químicos  encontra­se  presentes  nos  nutrientes  da  água  e  do  solo.  Estes  organismos 
interagem  entre  si  e  com  seu  ambiente  e  por  isso  ecossistemas  podem  ser  de  qualquer 
dimensão.  Há,  a  principio  uma  separação  entre  ecossistema  terrestre  e  aquático.  O 
ecossistema aquático compreende os lagos, mares, oceanos, mangues e rios, já o  terrestre 
compreende  as  florestas,  dunas,  montanhas,  pradarias,  desertos  e  pastagens.  Contudo, 
para  melhor  entendimento  faz­se  necessário  ainda  associar  ecossistema  ao  bioma 
brasileiro.  
Também,  segundo  Vocabulário  Básico  de  Recursos  Naturais  e  Meio 
Ambiente, do IBGE, um bioma é um “conjunto de vida [vegetal e animal] definida pelo 
agrupamento  de  tipos  de  vegetação  contíguos  e  identificáveis  em  escala  regional,  com 
condições geoclimáticas similares e história compartilhada de mudanças,  resultando em 
uma diversidade biológica própria.” (2004, p. 49), o que significa, que ele é formado por 
uma  agrupamento  de  ecossistemas  que  são  muito  similares  entre  si,  como  bem 
exemplificado pelo site O Eco, que “existe o bioma da Mata Atlântica e, dentro dele, 
ecossistemas como a floresta ombrófila densa, a mata de araucária, os campos de altitude, 
a restinga e os manguezais.”, ou seja, dentro um vasto bioma podem existirem vários 
ecossistemas distintos. E por último, um bioma pode ser mais facilmente definido por um 
















Para  melhor  entendimento  do  trabalho  do  artista  plástico  Frans  Krajcberg, 






De  acordo  com  dados  do  IBGE,  o  bioma  Amazônia  ocupa  cerca  de  quase 
metade do território brasileiro, entorno de 49%, abrangendo os Estados do Acre, Amapá, 
Amazonas, Pará, Rondônia, Roraima e parte dos Estados do Maranhão, Tocantins e Mato 
Grosso.  Pode­se  dizer  então,  que  a  Amazônia  é  o  maior  bioma  brasileiro.  É  a  maior 
floresta tropical do mundo, que segundo dados do IBGE, significa que: “1/3 das reservas 
de  florestas  tropicais  úmidas  que  abrigam  a  maior  quantidade  de  espécies  da  flora  e 
fauna.” (IBGE, 2009, p. 1). É uma floresta autossustentável, ou seja, se auto mantém no 
ciclo  através  de  seus  próprios  nutrientes,  e  possui  cerca  de  20%  da  disponibilidade  de 
água doce e  reserva mineral do mundo. Ainda segundo o  IBGE, a Amazônia comporta 
cerca de “1,5 milhão de espécies vegetais catalogadas, 3 mil espécies de peixes, 950 tipos 




ainda, entorno de 100mil  espécies de plantas  e que cerca de 30mil delas  só existem na 





atlântico,  sendo  responsável  por  lançar  cerca  de  mais  de  170mil  litros  de  água  por 
segundo  no  oceano,  e  por  isso,  é  considerada  a  região  que  abriga  a  maior  bacia 
hidrográfica do mundo. O MMA ainda afirma ser a região com maior reserva de madeira 
tropical do mundo. 
A  vegetação  Amazônica  é  dividida  em  matas,  que  segundo  Linhares  e 
Gewandsznajder  (1997),  são de  terra  firme,  igapó e  várzea.  As matas de  terra  firme  se 
localizam  nas  áreas  mais  altas  da  floresta,  longe  das  inundações.  Abriga  árvores  de 
grande  porte,  como  por  exemplo,  a  castanheira­do­pará,  além  de  outras  árvores  como 
mata­paus, palmeiras e trepadeiras. Ainda segundo os autores, as árvores das regiões altas 
não possuem uma raiz principal, mas  sim  ramificações de  raízes  tabulares, ou  seja,  em 
forma de  tabuas, o que confere uma maior sustentação (Figura 02). As matas de igapó, 
por outro lado, são as localizadas nas regiões mais baixas, por isso, estão quase sempre 
inundadas,  e  por  sua  vez  são  mal  arejadas.  Sua  vegetação  se  adapta  a  tal  situação, 
compostas por cipós, arbustos e epífitas como o musgo, além de bromeliáceas, aráceas, 
cactáceas  e  orquidáceas,  como  relata  Linhares  e  Gewandsznajder  (1997).  Nos  igapós 























firme,  e  a  inundação  é  de  tempo  curto.  Árvores  como  o  cedro,  açaí,  bacuri,  jatobá, 
babaçu, guaraná e seringueira são típicas desta área. Já nas várzeas baixas a vegetação é 
semelhante  à  dos  igapós,  como  o  cipó,  segundo  relato  de  Linhares  e  Gewandsznajder 
(1997).  Lopes  (1997)  exemplifica  ainda, que  neste  local  existem arvores  que  fornecem 
madeira para mobiliário e construção civil, como o mogno e a cerejeira.   








INPE  (Instituto  Nacional  de  Pesquisas  Espaciais),  a  taxa  de  aumento  de  queimadas  no 
país é de 82%, sendo que destes, 52,2% são na Amazônia. A jornalista ainda relata que 
dos municípios onde houve  relativo  aumento de  foco de  incêndios,  em 2019, na maior 
parte,  também  registrou  maior  taxa  de  desmatamento,  ou  seja,  presume­se  que  os 
incêndios  foram  na  sua  maioria  provocados  pela  ação  humana,  e  poucos  por  causa  de 
questões climáticas.  
 Em outra matéria do site G1, a redação explica que o mês de agosto foi o que 
apresentou o maior registro de queimadas nos últimos anos na Amazônia, sendo que “a 
média histórica para agosto é de 25.853 focos ativos de queimadas no bioma. Em agosto 
de 2019, o índice ficou 19% acima da média dos últimos 21 anos. O número não passava 
de 22 mil desde 2010.” (G1, 2019, online). Tal média foi registrada no dia 25 de agosto, 
chegando aos espantosos números de 25.934 incêndios no bioma até então, segundo site, 
que  ainda  relata  que  no mesmo  período de  janeiro  a  agosto  de  2018,  se  comparado  ao 
mesmo período em 2019 houve aumento de 111% dos focos (de cerca de 23mil para mais 




                                                             
1 G1: Portal de notícias brasileiro comandado pelo Grupo Globo, sob orientação da Central Globo de Jornalismo.  
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aquecimento  global,  pois  tais  florestas  possuem  reservatório  de  carbono,  que  quando 
queimado  libera  no  ar  gases  que  produzem  o  efeito  estufa,  elevando  o  grau  de 
temperatura.  O  desmatamento  também  provoca  erosão  do  solo,  que  sem  a  camada  de 
proteção  vegetal,  que  é  levada  pela  chuva,  impedindo  seu  crescimento,  além  de 




de  preservação  garantem  o  uso  consciente  das  fontes  naturais,  mas  é  necessário  mais 
conscientização da população para que haja uma real mudança do cenário atual. Linhares 
e Gewandsznajder sugestionam que, por exemplo, “a extração de madeira deve ser feita 
de maneira controlada e restrita, plantando­se novas arvores e fazendo­se um rodizio das 








da  população,  a  Mata  Atlântica  é  o  bioma  mais  ameaçado  de  extinção  do  Brasil,  pois 
cerca de 73% de sua cobertura está extinta,  restando apenas 27% da cobertura original. 
Consta nos dados do instituto que ocupa 5º lugar no ranking das áreas mais ameaçadas no 







anfíbios  sendo que 567 espécies só ocorrem neste bioma.” (IBGE, 2009, p. 1). 
Atualmente,  estas  espécies  estão  reduzidas e  espalhadas por  todo  território brasileiro,  e 
sua grande maioria em locais de acesso muito restrito. 
O  bioma  Mata  Atlântica  é  formado  ainda  por  florestas  tropicais  nativas  e 
ecossistemas associados.   As florestas nativas de acordo o MMA são constituídas pelas 
Florestas  Ombrófila  Densa,  Ombrófila  Mista,  também  denominada  de  Mata  de 
Araucárias,  Ombrófila  Aberta,  Estacional  Semidecidual  e  Estacional  Decidual.  Os 








de  palmito,  a  quaresmeira  e  o  fedegoso.  Os  troncos  destas  espécies  são  cobertos  por 
musgo, liquens e epífitas, em sua maioria. Em algumas camadas, são encontradas árvores 




uma  série  de  bens  para  o  meio  ambiente,  como  por  exemplo,  abastecimento  de  água, 
equilíbrio  climático,  proteção  de  encostas,  fertilidade  do  solo,  além  da  produção  de 
madeira, alimentos, fibras, óleos e remédios.  
A  respeito  do  desmatamento  e  preservação  deste  bioma,  Linhares  e 
Gewandsznajder apontam que “deste a colonização, a mata atlântica foi  o  ecossistema 
brasileiro que mais sofreu com a ação do homem”, e ainda, que “e extração do pau­brasil 
[...], o ciclo da cana­de­açúcar e do café, a mineração, a extração de madeiras nobres, a 
pecuária,  a  caça  predatória  e  a  ocupação  de  cidades  foram  os  principais  fatores  de 
devastação ecológica desta região.” (1997, p. 375). Os autores concluem dizendo que em 




Por  esses  e  outros  motivos,  a  preservação  dos  remanescentes  de  Mata 
Atlântica tem sido um dos principais  temas de projetos do MMA. O bioma é protegido 
por  leis  jurídicas  que  presam  pela  sua  manutenção  e  preservação.  Além  da  vegetação, 
fauna e flora, o paragrafo II do Art 3º da LEI Nº 11.428, de 22 de dezembro de 2006, diz 
que protege a “população vivendo em estreita relação com o ambiente natural, 
dependendo de  seus  recursos naturais para a  sua  reprodução  sociocultural,  por meio de 
atividades de baixo impacto ambiental”. 
Além  desta  lei,  que  é  a  mais  conhecida  por  Lei  da  Mata  Atlântica,  ainda 




o  pouco  que  resta  deste  bioma.  Entre  eles  estão,  de  acordo  com  Linhares  e 
Gewandsznajder: “o de Itatiaia (abrange São Paulo, Minas Gerais e Rio de Janeiro), o da 
serra  de  Bocaina  (São  Paulo  e  Rio  de  Janeiro),  o  do  Monte  Pascoal  e  o  da  Chapada 







de  apenas  2%  do  território  brasileiro.  Os  tipos  de  vegetação  do cerrado e  caatinga  são 
presentes em grande massa deste bioma, assim como, pequenas florestas. Apesar de sua 
pequena  abrangência,  o  Pantanal  é  autenticado  como  a  maior  planície  de  inundação 
continua do planeta, que  representa o  fator  essencial para  sua  formação e distinção em 
relação  a  outros  biomas  mundiais.  O  Pantanal  reúne  espécies  de  boa  parte  da  fauna 
brasileira,  como  as  onças  parda  e  pintada,  jaguatirica,  lobo­guara,  capivara,  jaburu  ou 







41  de  anfíbios,  113  de  répteis,  463  de aves  e  132  de  mamíferos  sendo  2  endêmicas,  e 
ainda, entorno de 2mil espécies de plantas com alto poder medicinal.  
A  vegetação  pantaneira  possui  espécies  típicas  do  cerrado  e  caatinga, 
entrepostas  com  vegetação  aquática  e  trechos  de  mata  terrestre,  onde  os  animais  se 
abrigam nos períodos de chuva. Nas regiões de matas e cerrados as árvores mais comuns, 
de  acordo  com  Gowdak  e  Mattos  (1991),  são  a  embaúba,  angico­vermelho,  ingazeiro, 




as  espécies  de  vegetação  aquáticas  encontradas  nas  lagoas  formadas  pelos  grupos  de 
vegetais  aquáticos  flutuantes,  como  o  aguapé  e  a  erva­de­santa­luzia,  e  os  de  vegetais 



















Sobre  a  destruição  e  preservação  do  Bioma  Pantanal,  Linhares  e 
Gewandsznajder (1997, p. 381) salientam que: “o crescimento da pecuária, a construção 






suportar vem provocando inúmeros problemas” como “o assoreamento dos rios, a erosão 
do solo e a contaminação da fauna por agrotóxicos”. A maior adversidade enfrentada da 
região se deve à caça clandestina de onças e jacarés, por exemplo, e a pesca sem controle 





longo  do  Rio  Paraguai,  comunidade  Amolar  e  Paraguai  Mirim,  entre  outras.  O  MMA 






























por  relacionar  a  moda  com  a  arte,  através  da  seleção  de  um  artista  plástico  como 
referencial  para  uma  releitura,  como  relatado  anteriormente.  Porém,  não  se  trata 
exatamente  de  uma  relação  nova  no  mercado  de  moda.  Dinah  Bueno  Pezzolo,  em  seu 
livro Moda e  Arte Releitura no Processo de Criação, de 2013,  relata  casos nos quais  a 








interação  entre  ambos.  Na  criação  da  imagem  desejada,  a  pesquisa,  a 








catedrais  ficou  evidente  nas  vestes  através  de  linhas  verticais,  pontas,  chapéus,  entre 
outros costumes que se relacionavam em muito com a arquitetura, que também, desta vez 
com  linhas  horizontais,  ao  período  Renascentista.  Mas  a  relação  moda/arte  apresenta 
maior evidencia no século XIX, quando Charles Frédéric Worth, estilista e “embaixador” 
do  que  chamamos  hoje  de  Alta­Costura,  intensificou  o  uso  de  pinturas  em  associação 
com as vestes, como por exemplo, telas de Degas, Manet, Cézanne e Monet, como relata 
Pezzolo  (2013).  Deste  período  em  diante,  o  dialogo  entre  os  campos  tornou­se  mais 
arrojado.  
Um  exemplo  claro  de  associação  moda  e  arte  esta  presente  no  trabalho  de 
Yves Saint Laurent, estilista francês, que na década de 1960 cria uma coleção de vestidos 




satisfeito,  resolve  ampliar  o  campo  e  abstrair  ainda  mais  as  formas,  procurando  por 
formas  mais  simples.  Sua  atitude  revolucionou  o campo  da  arte,  o  que  o  deixou  como 
principal idealizador de um movimento artístico abstrato, o neoplasticismo, caracterizado 
pela limpeza na composição com o uso de linhas horizontais e verticais e aplicação das 
cores  primárias  do  circulo  cromático  –  vermelho,  azul  e  amarelo  –  além  das  neutras 
branca  e  preta,  segundo  relata  Pezzolo  (2013)  (Figura  05).  A  coleção  de  Saint  Laurent 
seguia exatamente os princípios do neoplasticismo. O estilista criou peças com linhas em 
preto  nos  dois  sentidos  (horizontal  /  vertical)  e  preencheu  as  formas  com  as  cores 

















Pezzolo (2013, p.189) relata que: “o poder de imaginação de certos criadores 
de moda pode ser equiparado ao de grandes mestres da pintura. A aproximação entre suas 
classes ocorre de maneira natural, isso quando não se fundem, fazendo com que moda e 
arte  se  tornem um só produto”. E foi o que Saint Laurent fez, fundindo arte e moda 
fazendo com que a arte se tornasse a moda, e posteriormente, com outras obras de artistas 
consagrados,  como  Henri  Matisse,  Van  Gogh,  Andy  Warhol,  e  ainda,  fez  uso  de 













Não  os  copiei,  quem  poderia  aventurar­se  a  fazê­lo?  Queria  tecer 
vínculos  entre  a  pintura  e  a  roupa,  convencido  de  que  um  pintor  é 
sempre da nossa época e pode acompanhar a vida de  todos. A pintura 








Percebe­se  então,  um  movimento  dos  criadores  de  moda  de  tornar,  ou 
relacionar,  suas  criações  uma  arte,  que  contribua  para  a  cultura  mundial.  Segundo 








da  técnica da estamparia. Na década de 1960  Lívio Rangan, diretor  criativo da Rhodia 




Lívio Rangan aproximou moda e arte, colocou a „arte em desfile‟”, e 
ainda que: “a associação entre moda e obra de arte [...] ampliaria o valor 
cultural, intelectual e nacional das peças”. (BONADIO, 2014, p. 205). 
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doa  por  volta  de  78  peças  ao acervo  da empresa ao  MASP  para  a  exposição  na Seção 
Costumes  de  Pietro  Maria  Bardi,  galerista  e  idealizador  deste  setor,  que  segundo 
Bonadio, Bardi relata: 
 
Apesar  de  seu  interesse  em  reunir  no  acervo  do  museu  peças  de 
indumentária e mesmo considerando a moda „o protoplasma da arte‟, 
determinante  para  muitas  tendências  artísticas,  sua  intenção  não  era 
criar ali uma seção Costumes [...]. A reunião de peças de indumentária 
em  seu  acervo  era,  segundo  Pietro,  uma  forma  de  tentar  viabilizar  a 
criação  de  um  Museu  do  Costume  independente  do  MASP.  [...]  aos 
olhos das pessoas ligadas a área da moda, o valor de tais peças de roupa 
como arte é  conferido  [...] pela  transformação dessas peças banais em 
objetos de arte, e porque não „históricos‟ (BONADIO, 2014, p. 211). 
 
 














Já  no  século  XXI,  em  ocasião  da  SPFW  (São  Paulo  Fashion  Week)  de 
Inverno  em  2011,  o  estilista  mineiro  Ronaldo  Fraga  levou  à  passarela  uma  coleção 
inspirada  no  universo  do  pintor,  escultor  e  desenhista  Athos  Bulcão,  famoso  por  seus 
trabalhos em azulejos presentes em obras arquitetônicas a céu aberto em Brasília, Distrito 
Federal. Em entrevista a Heloísa Marra, do G1 em 2011, Fraga explica que buscou suas 
referencias na “produção de Athos dos anos 50, quando atuou em parceria com Oscar 
Niemeyer, até os desenhos que fez quando passou a sofrer do Mal de Parkinson".  Fraga 
ainda profere que o artista “olhou para a cultura brasileira desenhando­a de uma forma 
abstrata e concreta, ilustrando a arquitetura de Niemeyer com os arlequins e colombinas 
do carnaval carioca”  (MARRA, 2011, online). O estilista pontua  também a coragem do 
artista de expor suas obras em locais públicos, sem discriminar quem teria direito de vê­
la,  fazendo com  que  a  arte  seja  para  todos,  e  não  apenas  obras  em museus.  A  coleção 
intitulada de Athos do  início ao  fim  (Figura 09)  trazia peças de modelagem ampla com 
estampas geométricas inspiradas na azulejaria do artista, confeccionadas em Jacquard de 
algodão,  linho,  algodão  resinado,  tafetá,  seda  e  tule,  com  paleta  de  cores  que  incluía 



















Ronaldo  Fraga  é  um  estilista  que  sempre  procura  levar  ás  passarelas  temas 





laranja.  As  modelagens  eram  amplas  nas  partes  superiores,  e  retas  nas  inferiores, 
estampadas com grafismos que remetiam aos balões de São João e as pipas das obras de 






camponês  como  a  gente  de  sua  cidade.  [...]  E  foi  esta  gente, 
trabalhadora,  que  vivia  no  campo,  que  ele  queria  retratar.  Os  homens 
italianos, como sua família, que não tinham dinheiro para comprar um 
terno bom, mas que gostavam de se vestir bem. E que, por isso, faziam 










Após  a  coleção  acima  citada,  o  estilista  voltou  a  buscar  em  Portinari 
inspiração para suas criações, apresentada na SPFW N47 em Abril de 2019, usando com 
referência  os  painéis  Guerra  e  Paz,  pintados  entre  1952  e  1953,  encomendados  pelo 
governo brasileiro como presente à sede da ONU (Organização das Nações Unidas), em 




Lorena K. Martins do  Jornal O Tempo  que para esta  coleção  imaginou o que Portinari 
colocaria em cada um dos painéis considerando o cenário politico e social atual, e ainda, 
relata que sua tristeza foi perceber que haviam mais itens para a guerra do que para paz 
na  coleção.  Na  passarela  expõe  questões  como  LGBTI  fobia,  feminicídio,  diferenças 
sociais,  racismo,  entre  outros  temas  da  atualidade.  A  jornalista  ainda comenta  sobre  as 
peças da coleção (Figura 11), pontuando sobre a cartela de cores, que enquanto a sessão 
guerra vem em um azul profundo, marinho e marrom, a sessão paz é retratada em laranja, 













da  população  negra  e  a  violência  de  tentar  negar  que  os  horrores  da 
escravidão  ocorreram  e  ainda  têm  consequências.  A  perseguição  à 
população  LGBT.  As  novas  medidas  que  ampliam  a  exploração  de 










de  autoestima,  mas  que,  antes  de  qualquer  coisa,  chama­se  coragem. 














Pode­se  notar  a  preocupação com  o  passar  uma  mensagem  nas  coleções  de 
Ronaldo Fraga, e este é somente um dos muitos estilistas nacionais que usam a arte como 
inspiração.  Em  agosto  de  2017,  a  marca  Osklen,  comandada  por  Oskar  Metsavaht, 






inspirada  no  autorretrato  Manteau  Rouge  quebra  a  calmaria 
momentaneamente.  A  parceria  encerra  com  peças  totalmente 
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estampadas  por  obras  de  Tarsila,  como  Abaporu  e  Brasileiros. 
(FASHION FORWARD, 2017, online). 
 
Deste  modo,  é  possível  refletir  sobre  a  parceria  moda  e  arte,  que  foram  e 
ainda é uma grande fonte de inspiração. A moda serve de painel para releituras das artes 







filho  de  uma  família  de  comerciantes  pobres.  Chegou  ao  Brasil  em  1948,  e  tornou­se 
muito conhecido por sua luta contra as queimadas e desmatamentos, vindo a falecer em 









estourou,  então  volta  para  sua  cidade  natal,  mas  não  encontra  nenhum  membro  da 
família.  Krajcberg  é  preso  pela  guarda  alemã,  mas  consegue  fugir.  É  então,  enviado  à 
Romênia pela Armada Vermelha, mas devido às baixas temperaturas, sofre de hipotermia 
e  é  deixado  em  Minsk,  na  Bielorrússia.  Durante  sua  recuperação começa  a  pintar  e  se 
envolver no campo das artes. Em 1940, é matriculado na Universidade de Leningrado, na 
Rússia,  onde  começa  os  estudos  de  belas  artes  (Figura  12)  paralelamente  à  engenharia 
hidráulica. No período de 1941 a 1945 continua os  estudos e  é  incorporado a Primeira 
Armada Polonesa para lutar na guerra contra a URSS. Em seguida, passa para a Segunda 


















e  parte  para  a  cidade  de  Stuttgart,  na  Alemanha,  para  estudar  com  Willi  Baumeister, 
alemão  e  aluno  da  Escola  Bauhaus  que  foi  pintor  informalista,  cenógrafo,  fotógrafo  e 
tipógrafo. Em entrevista concedida à Marie Odile Briot, do Museu de Arte Moderna do 




do  Concretismo.  Mesmo  com  Baumeister,  nunca  fui  atraído  pelo 
Concretismo, intelectual demais para mim. Mas o ensino de Baumeister 
era aberto, estimulante e generoso. Ele adotara o espirito da de Bauhaus 





















No  período  de  1948 a  1951,  Krajcberg  conhece  diversos  pintores  paulistas. 
Um deles, Mario Zanini, pintor e decorador brasileiro, que o  leva ao ateliê Ozirarte de 
Paulo Rossi Ozir  ­ pintor, desenhista, arquiteto e  industrial brasileiro. Então, no Ateliê, 
Krajcberg  produz  azulejos  encomendados  por  Cândido  Portinari  para  decoração  de 
diversas obras arquitetônicas brasileiras, como os painéis do antigo edifício do Ministério 
da  Educação  e  Saúde  no  Rio  de  Janeiro,  atual  Palácio  Gustavo  Capanema.  Assim,  no 
período Mario Zanini, Alfredo Volpi  –  pintor  ítalo­brasileiro  – e Waldemar Cordeiro  – 
artista plástico, designer, ilustrador, paisagista, urbanista, jornalista e crítico de arte ítalo­
brasileiro – integraram o circulo de vivencia de Krajcberg. 
Em  1951  acontece  a  Primeira  Bienal  de  São  Paulo.  Krajcberg  atua  na 
montagem do evento. O artista, que não tinha afinidade com o movimento concretista, ao 
ver  tal  movimento  ganhar  forma,  decide  se  isolar  em  Itanhaém,  litoral  Paulista,  para 







nas  florestas  paranaenses  (Figura  13).  Em  contato  com  a  natureza,  começa  a  produzir 







de  trabalhar,  de  sobreviver.  Caminhava  pela  floresta  e  descobria  um 
mundo desconhecido. Descobria a vida. [...] quando estou na natureza, 

















No  ano  de1956,  vai  para  o  Rio  de  Janeiro  após  se  decepcionar  com  as 
queimadas que presenciou no Paraná, e então, divide um ateliê com Franz Weiismann – 
escultor brasileiro nascido na Áustria. Enquanto Weiismann  faz esculturas  concretistas, 
Krajcberg  pinta  samambaias  e  paisagens  abstratas  (Figura  14).  Logo  estas  obras  são 
expostas na Bienal de São Paulo de 1957, e Krajcberg ganha o premio de Melhor Pintor 













xilogravura, assim como faz suas primeiras “impressões diretas” em madeira. Krajcberg 
intercala sua estadia em Paris com Ibiza, na Espanha. Procurando mesclar arte e natureza, 
em Ibiza vive na beira mar fazendo os quadros com papel japonês. Utilizava quadros de 
madeira  para  recolher  as  impressões  feitas  na  areia,  como  um  negativo  de  fotografia. 

























e  continua  seus  trabalhos  alternativos.  Ainda  em  1960,  recebe  o  titulo  de  cidadão 
honorário do Rio de Janeiro, uma homenagem de honra por serviços prestados sem fins 
lucrativos para os que fazem a cidade se tornar conhecida no mundo. Recebe a “chave do 
Rio de Janeiro”, simbolicamente, o que o permite entrar e sair do Brasil de forma livre. Já 
em  1961,  por  ocasião  de  um  convite  feito  por  San  Lazzaro,  volta  a  Amazônia  pela 



















Mantendo  residência  em  Paris,  Krajcberg  retorna  ao  Brasil  em  1964, 
estabelecendo­se  ao  ar  livre  na  região  do  Pico  do  Itabiro,  em  Minas  Gerais,  centro  de 
atividade  mineradora.  É  em  Minas  que  faz  suas  primeiras  esculturas  com  restos  de 
madeiras e raízes calcinadas, transformando­as em flores utilizando os pigmentos naturais 
retirados  dos  minerais.  Para  Morais  (2004),  Krajcberg  reinventa  a  flor.  Relata  que  o 
artista  concluíra que a  cidade era um tipo de câncer  em que as  relações humanas eram 
fundadas  em  uma  ética  consumista  e  desgastante.  Metaforicamente,  conclui  que 
Krajcberg transforma o câncer em flor, ao fazer de um tronco brocado uma flor selvagem 





centenas  delas  ocre,  cinza,  marrom,  verde,  uma  gama  imensa  de 
vermelhos. Desde 64, todas as minhas cores vem de Minas e tenho uma 
boa reserva de Nova Viçosa. São terras que  recolho em pedras [...] eu 














pedras minerais que  recolhia nas margens do rio e  raízes. Trabalhava o dia  todo,  como 
relata Morais (2004, p. 16), exposto às oscilações de clima, criando quadros objetos “com 
pedras de varias cores, texturas e dimensões, fixadas sobre um suporte de madeira com a 
ajuda  de  uma  mistura de cola industrial e minério de ferro” (Figura  18).  Morais  narra 
ainda que o artista dizia que sua  intenção era criar uma antipintura e  remover a arte da 





para ele a moldura era apenas uma forma de garantir a integridade de sua obra, que “o 
quadrado e a moldura permitem um melhor aproveitamento das pedras” e que “ao juntar 
pedra com pedra esta buscando novas relações, novos significados, recriando a natureza”, 
(MORAIS, 2004, p. 16, 23). O autor  ainda comenta que Krajcberg  fora um importante 














Krajcberg  vai  à  Nova  Viçosa  pela  primeira  vez  em  1966,  a  convite  do 
arquiteto  Zanini  Caldas,  e  juntos começam  a  planejar  um  projeto  comunitário  para  dar 
espaço à criação de outros artistas que queiram trabalhar com madeiras. Porém em 1967, 
Krajcberg  volta  a Paris, onde  retoma seus  trabalhos  iniciados em Minas com as  flores. 
Segundo Briot (1992), sentia necessidade de romper com o quadrado delimitado pela tela 
e  sair  da  moldura,  ideia  que  já  tinha  em  mente  quando  residia  em  Minas  Gerais, 
complementa  dizendo  que  seus  trabalhos  anteriores  eram  apenas  demonstrativos  e  por 
isso pensou em uma forma de trabalhar a natureza em forma de protesto. Em entrevista a 
Ventrella e Bortolozzo, relata que: “Fazia peças românticas e comecei  a  sentir  que 
precisava  encontrar  um  modo  de  exprimir  minha  revolta  e  de  denunciar  tudo  que  está 
acontecendo” (2006, p. 38). 
A  forma  que  encontrou  para  tais  denúncias  são  as  “Sombras  Recortadas”, 
série de esculturas em que trabalha com brocas de troncos de árvores, transformando­as 
em flores, pintada à mão com os pigmentos naturais, como as citadas acima. Essas flores 











Trabalhava  a  noite  com  lâmpadas  projetando  sombras  sobre  uma 
prancha  de  madeira.  Isso  se  pode  fazer  de  dia  aguardando  se  as 
mudanças  do  sol.  [...]  Minha  pesquisa  consistia  em  testar  iluminações 
para  escolher  uma  sombra.  Existe  uma  infinidade  delas.  Nenhum 
homem  faz  a  mesma  sombra  e  a  sombra  de  um  mesmo  homem  está 
sempre  se  mexendo.  Existem  sombras  complicadas.  A  escolha  não  é 
fácil.  Eu  queria  harmonizar  o  objeto  a  sua  sombra.  Eu  procurava 
encontrar  o  objeto  na  sua  sombra.  Procurava  na  natureza  uma 
possibilidade  de  renascimento,  a  vida  da  arte  unindo­a  a  formas 
diferentes,  porém  dela  captadas.  A  sombra  projetada  acrescentava­lhe 
uma forma. Era minha participação. As formas impunham a cor. Talvez 





















onde  viveu  até  o  ano  de  sua  morte,  em  2017.  Era  neste  mesmo  local  que  o  artista 
guardava seus objetos de  trabalho em seu ateliê  localizado ao  lado da casa (Figura 21). 





toneladas  de  latas  e  sacos  com  pigmentos  naturais,  troncos,  raízes,  cipós,  madeiras, 
pedras, cascas de árvores, caules de palmeiras derrubadas pelo vento,  fibras e sementes 
















madeira  polida,  troncos  de  árvores  retorcidos  que  sobram  das  queimadas.  Em  1975, 
durante  debates  suscitados  em  sua  exposição  no  Centro  Nacional  de  Arte 
Contemporânea,  em  Paris,  decide  que  deve  não  somente  mostrar  a  beleza  da  natureza, 
mas  defendê­la.  É  o  que  narra  a  Briot  (1992,  p.52)  em  sua entrevista, “Eu  devia  não 
apenas trabalhar com a natureza, mas defendê­la no momento em que a terceira revolução 









Em  agosto  de  1978,  faz  uma  visita  à  Amazônia,  subindo  pelo  Rio  Negro, 
juntamente com dois amigos, Sepp Baendereck – pintor, desenhista, ilustrador, fotógrafo 
e publicitário  –  e Pierre Restany. É quando  atua como  fotógrafo,  fazendo  registros dos 
incêndios  no  local,  que  resultaram  no  livro  Imagens  do  Fogo  (Figura  22)  lançado  em 
1992 pelo Museu de Arte Moderna do Rio de Janeiro. Enquanto Krajcberg fotografava, 
Restany escrevia o Manifesto do Rio Negro, que contava com a colaboração de Krajcberg 




A  Amazônia  constitui  hoje,  sobre o nosso planeta, o “último 
reservatório”, refúgio da natureza integral. [...] No final das contas a 
natureza  é,  e  ela  nos  ultrapassa  dentro  da  percepção  de  sua  própria 
duração. Porém, no espaço­tempo da vida de um homem, a natureza é a 
medida  de  sua  consciência  e  de  sua  sensibilidade.  O  naturalismo 
integral  é  alérgico  a  todo  tipo  de  poder  ou  de  metáfora  de  poder.  O 
único  poder  que  ele  reconhece  é  o,  poder  purificador  e  catártico  da 




aquele ancestral, do “concedido” planetário, e  aquele  moderno,  do 
“adquirido” industrial e urbano. [...] Um contexto tão excepcional como 
o  do  Amazonas  suscita  a  idéia  de  um  retorno  à  natureza  original.  A 





















produzir  esculturas  com  cipó,  trancando­os  e  entrelaçando­os,  inspirando­se  em  uma 
tradição  de  cestaria  da  região  amazônica  (Figura  23),  são  as  chamadas  esculturas­





























em  Ibiza,  é  construída  com  folhas  de  embaúba  e  outras  arvores  centenárias,  conforme 
afirma Morais (2004). As folhas eram moldadas e pintadas com pigmentos provenientes 



















Em  1985,  Krajcberg  faz  sua  primeira  viagem  ao  Mato  Grosso,  onde  faz 




No  ano  de  1986,  retorna  ao  Mato  Grosso  para  nova  série  de  registros 
fotográficos  e  em  seguida  lança  o  livro  NATURA,  com  fotografias  de  suas  viagens  a 
Amazônia  e  Mato  Grosso.  O  livro  apresenta,  além  de  suas  fotografias  carregadas  de 




pais  de  caatinga  e  cerrados,  com  exceção  de  alguns  parques  e 

















Grosso,  ele  trouxe  caules  de  palmeiras  calcinadas,  cujas  características  estéticas  são 
troncos lisos, verticais e com folhas grandes no topo do tronco. As palmeiras que recolhe 








negro  ou  chamuscadas.  [...]  nenhum  cromatismo  adicional.  [...]  estas 
esculturas  palmeiras  [...]  se  apresentam  como  que  vestidas  –  vestidas 
com  padrões  geométricos,  que  lembram  tanto  a  pintura  corporal  dos 











Porque  o  homem  destrói  as  riquezas  naturais  quando  ele  sabe  que  o 
planeta  se  consome  e  que  sem  elas  sua  própria  vida  nele  será 
impossível? Porque o Brasil se desertifica quando é um dos países mais 
ricos do planeta? Para ganhos imediatos de terrenos, destrói­se florestas, 
destrói­se  a  longo  prazo,  ao  lado  de  uma  miséria  negra.  Porque 
abandona  as  culturas  básicas  em  beneficio  de  monocultura  industrial? 
Pode  a  terra  suportar  isso?  Os  problemas  impostos  pela  evolução 





Ainda  no  final  da  década  de  80,  Krajcberg  compõe  diversas  esculturas  as 
quais  nomeia  de  série  Africana,  devido  ao  fato  de  terem  sido  criadas  na  Bahia,  que 






Morais (2004, p. 74) explica que a máscara é na estrutura tribal um “agente 
permanente  da  salvaguarda  das  leis  não  escritas  e  sua  estrita  aplicação,  além  de  guia 
iniciador do individuo desde seu estado embrionário ate a perfeição social”, além de que 
também serve como afirmadora da “supremacia politica do homem sobre a mulher”. O 
que para Krajcberg serve como forma de exprimir sua revolta com relação a tais assuntos 




Troncos  e  caules  de  palmeiras,  alguns  medindo  ate  quatro  metros  de 































Ecologia  de  Moscou,  onde  expõe,  de acordo  com  Briot  (1992),  cascas  queimadas  com 
terra  e  pedras  moídas,  como  continuação  dos  troncos  queimados.  A  intenção  de 
Krajcberg, de acordo com a autora, era mostrar a tragicidade, são imagens de destruição, 
e complementa dizendo que é esta sua arte, é trágica, e acrescenta: “Eu mostro o crime. A 
outra  face de uma  tecnologia  sem controle, o  abismo.  [...]  quero dar  à minha  revolta o 
aspecto mais dramático e mais violento. Se pudesse espalhar cinzas por tudo eu chegaria 
próximo ao que sinto.” (MUSEU  DE  ARTE  MODERNA  DO  RIO  DE  JANEIRO,  1992,  p. 
54). 
Em 1994 fora constituída a Fundação Krajcberg, em Vitória, Espirito Santo, 
reunindo  o  Centro  de  Arte  e  Natureza  e  o  Centro  de  Estudos  do  Meio  Ambiente,  de 
acordo  com  Morais  (2004).  O  autor  continua  a  cronologia  explicando  os  eventos  dos 
quais Krajcberg participara com seu trabalho ate a data de publicação do livro. (ANEXO 
1).  
Portanto,  desde  que  fixara  residência  no  Brasil,  Krajcberg  se  dividia  entre 
Nova  Viçosa  e  Paris,  onde  tinha  um  pequeno  ateliê,  o  mesmo  que  começara  seus 
trabalhos  com  as  flores  e  sombras.  Já,  em  seu  sitio  Natura,  ainda  trabalhou  para  criar 
espaços  que  seriam  utilizados  como museu,  o  hoje  em  dia,  chamado  Museu  Ecológico 
Frans Krajcberg. É neste espaço que o artista mantinha exposta suas esculturas, pinturas 




Krajcberg  afirma  não  ser  fotografo  profissional,  apenas  gosta  de  registrar  o  que  lhe 
chama atenção,  como  forma de eternizar o que vira nos  lugares por onde anda. Morais 
relata que a fotografia na vida de Krajcberg era uma forma de testemunho das tragédias 
que via, e que se repetiam cotidianamente, como um “texto de horror que jamais deveria 
ter sido escrito” (MORAIS, 2004, p. 102). 
Contudo,  fotografias  como  retratos  estáticos  do  tempo,  possuem  uma 
reprodutibilidade maior por serem veiculadas e compartilhadas de forma mais  fácil que 
esculturas,  então  Morais  (2004)  afirma  que  a  fotografia  para  Krajcberg  tinha  a  mesma 
importância  que  sua  escultura,  por  causa  da  circulação  rápida  e  permitia  que  sua 
mensagem  de  revolta  atingisse  um  publico  maior.  Segundo  o  autor,  a  fotografia  ainda 
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carregava uma verdade dolorosa, ainda que bela, por se tratar de uma arte, era “a verdade 
da guerra, da miséria, do fogo, do holocausto” (MORAIS, 2004, p. 105). Portanto, estes 
eram  os  assuntos  com  os  quais  Krajcberg  se  identificava  por  sua  realidade  de  vida  e, 
como em toda sua obra, procurava expô­las.  











se  sentia  preso  a  ideias  e  como  ser  humano,  se  colocava  suscetível  à  volta  de 
pensamentos  que  poderia  ter  abandonado.  Ainda  relata  suas  retomadas  a  técnicas  que 
usava  no  inicio  de  sua  carreira  e  a  mistura  de  materiais  que  encontrou  tanto  quando 
começara  seus  trabalhos,  quanto  os  que  fora  encontrando  em  seu  caminho  e 
complementa: 
 
Ele  não  apenas  diversifica  os  materiais  como  passa  a  emprega­los 
simultaneamente,  superpondo  ou  fundindo­os  livremente  numa  única 
peça.  [...]  não  se  sente  mais  preso  a  determinados  suportes  [...]  volta, 
então, a empregar a base ou pedestal reafirmando a ideia de escultura, e 
a  realizar  uma  serie  de  placas.  Situadas  a  meio  caminho  entre  os 
quadro­objetos  e  a  escultura,  nas  quais  as  cascas  de  arvores  e  outros 
materiais  substituem  as  pedras.  Assim  como  nos  quadros  objetos  de 
Minas (anos 60) a moldura era necessária para  sustentar as pedras e o 
barro ressecado, nas esculturas são as bases de madeira duríssima, quase 








como  arte,  todos  a  vissem  como  objeto  ao  qual  se  deve  proteger  e  preservar.  Um 
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verdadeiro  laboratório  de  novas  formas,  onde  nada  de  perde,  pelo  contrario,  tudo  se 
transforma,  onde  um  objeto  ora  é  suporte,  ora  é  um  novo  material,  ou  ainda, 
simplesmente  matéria­prima  isolada.  Morais  (2004)  discursa  que  é  como  se  o  artista 
considerasse:  
 
Como  modelo  a  sociedade  brasileira,  plurirracial  e  miscigenada, 
embaralhando e aproximando as fronteiras internas do Brasil, realizasse, 
em  cada  uma  de  suas  obras  ou  conjunto  de  obras  uma  espécie  de 
melting  pot,  colocando no mesmo cadinho a „mineiridade‟ dos 
pigmentos, o gigantismo da Amazônia, as queimadas mato­grossenses e 





misturado  e  miscigenado  quanto  o  país  que  o  acolheu  e  que  suas  obras  não    marcam 
temporalidade,  se  mostram  um  misto  de  técnicas  artísticas  (Figura  26), como: “a 
elegância  [...]  das  palmeiras,  o  barroquismo  dos  cipós,  o  expressionismo  dos  troncos 
queimados  e  calcinados,  um  [...]  caráter  arcaizante  [...]  das  gravuras  em  relevo,  o 
minimalismo  de  suas  esculturas  lisas  e  polidas,  o  conceitualismo  de  suas  sombras 











No  mesmo  cadinho  estão  as  partes  cancerosas  da  madeira,  mangue 
carcominado  pelo  gusano,  e  a  corrupção  politica  e  econômica,  o  grito 
das esculturas agrupadas sob o titulo de „Imagens do Fogo‟ [Rio de 





Portanto,  a  revolta  de  Krajcberg  era,  segundo  Morais  (2004),  não  somente 
contra  os  crimes  ambientais  ou  contra  a  pintura  acadêmica,  mas  uma  revolta  contra  a 
guerra,  fome,  sociedade  consumista,  as  corrupções,  e  o  estilo  de  vida  supérfluo  das 
pessoas da cidade. Sua arte não era para ser apenas “bonita”, era para ser a denúncia, em 
nome  de  um  clamor  de  socorro  da  natureza,  para  a  sociedade.  Como  conclui  Morais 





Para o desenvolvimento da coleção “nome”, ainda é necessário que façamos 
uma breve pesquisa na questão da sustentabilidade e como ela esta sendo aplicada pelos 
profissionais da moda em suas criações. Elena Salcedo, em Moda Ética para um Futuro 
Sustentável,  de  2014,  diversifica  e  amplia  um  pouco  sobre  os  diversos  conceitos  do 
termo.  A  autora afirma  que  tal  assunto  é  atual,  mas  seu  significado  pode  ser  de difícil 
compreensão, e ainda, que a expressão “desenvolvimento sustentável” foi utilizado em 
1987 pela ONU no documento denominado de “Our  Common  Future”, que traduzido, 
significa  Nosso  Futuro  Comum.  Esta  é  a  primeira  definição  que  Salcedo  apresenta, 
dizendo que no tal documento a expressão “desenvolvimento sustentável” aparecia 
definida como “o desenvolvimento que satisfaz as necessidades do presente sem 





Encontrei  outra  definição  de  desenvolvimento  sustentável  que  me 
pareceu  interessante  em  razão de  sua clareza,  concisão e  facilidade de 
memorização. Trata­se da definição proposta em 2002 por um delegado 
sul africano em Johanesburgo durante o World Summit On Sustainable 
Development, que propõe: “desenvolvimento sustentável é: bastante, 






Organização  sem  fins  lucrativos,  que  desde  1992,  ajuda  líderes, 
corporações,  comunidades,  instituições  de  ensino  e  governos  a 
desenvolver  planos  detalhados  em  direção  à  sustentabilidade,  que 
afirma: „Sustentabilidade é a habilidade de nossa sociedade humana em 
perpetuar­se dentro dos ciclos da natureza‟ (SALCEDO, 2014, p. 14). 
 
 




problemas  que  colocam  em  risco  a  continuidade  da  natureza  e  sua  forma  sustentável. 
Primeiramente um problema de conceito, que se firma no fato de o ser humano achar que 
a natureza é apenas uma “subserviente” que deva ceder a ele recursos desde a produção 
de bens até alimentação. Mas a natureza é capaz de sobreviver sem os seres humanos, ao 
contrario  destes,  que  dependem  dela  para  sua  sobrevivência.  O  que  deve  ser  feito,  na 
visão de Salcedo, é mudar o tipo de relação que temos com o meio ambiente, de sistemas 

















humano  é  de  que  economia,  sociedade  e  meio  ambiente  são  separados,  apesar  de 








suas ações para manter o sistema “meio ambiente” sustentável.  Em  agosto  deste  ano, 
2019,  o  programa  Estúdio  News,  da  Rede  Record  de  Televisão,  recebeu  para  uma 
entrevista  Fernanda  Simon,  diretora  executiva  do  Instituto  Fashion  Revolution2,  e 
Paulinho Moreira, sócio fundador da marca ORIBA. Ambos seguem a linha Eco Fashion 
–  ou  Ecomoda,  como  será  explicado  mais  a  seguir  –  em  seus  trabalhos.  No  encontro 
debateu­se sobre o tema de que a indústria da moda é a segunda que mais polui o meio 
ambiente, apontando ainda, que só no Brasil mais de 170mil toneladas de resíduos têxteis 
são  descartados  por  ano,  e  destes,  entorno  de  apenas  20%  são  reaproveitados  e/ou 
reciclados,  ou  seja,  é  uma  indústria  insustentável.  O  ciclo  de  vida  útil  de  uma  peça  de 
roupa  é  bem  longo,  quando  esta  recebe  os  cuidados  necessários  desde  a  extração  da 
matéria prima até o descarte dos resíduos. Salcedo (2014) relata que foi criado o método 
ACV,  Avaliação  do  Ciclo  de  Vida,  que  ajuda  as  empresas  a  avaliar  e  diminuir  os 
impactos  ambientais  causados  pela  cadeia  produtiva  têxtil.  São  avaliados  os  sistemas 
desde  a  extração  da matéria  prima  para confecção  dos  fios  e  sua elaboração,  passando 
pela concepção,  fabricação, distribuição, uso e eliminação. A autora diz que tal método 
pode ser usado para “determinar e controlar os aspectos ambientais mais significativos; 
estabelecer uma linha­base para comparação; estabelecer os objetivos da sustentabilidade; 
comunicar as melhoras”. (SALCEDO, 2014, p. 20).  Portanto, o que este método faz é 
criar um caminho melhor que vá em direção à sustentabilidade, a partir da apresentação 
                                                             
2  Instituto Fashion Revolution:  Organização sem  fins  lucrativos criada a partir de um grupo de empresas 
que trabalham para garantir que suas roupas sejam feitas de maneira  justa,  limpa e segura, assim como a 
busca  de  opções  para  garantir  o  trabalho  necessário  para  mudar  a  maneira  como  suas  roupas  são 







Life  Cycle  Assessment,  que  traduzido  significa,  Modelo  de  Avaliação  do  Impacto  de 
Ciclo de Vida. Segundo a autora, o método “analisa o consumo de água e energia, os 
resíduos e a emissão de poluentes por todas as etapas do ciclo de vida” (GWILT, 2014, p. 
38).  A  partir  dos  resultados  obtidos,  chega­se  ao  que  deve  ser  feito  para  diminuir  os 
impactos baseados nos pontos levantados.  




mesmo  descartada  de  forma  rápida.  O  fast  fashion,  segundo  a  autora,  nasce  com  dois 
objetivos, a saber: primeiro o de “que o consumidor encontre novas peças na loja com 
mais frequência” e segundo, “que o produto visto pelo consumidor se adapte melhor  a 
seus gostos e necessidades” (SALCEDO, 2014, p. 27). Ou seja, o consumismo faz com 
que o consumidor precise de mais em pouco tempo, e deste modo, compre mais, e sendo 




é  importante  tentar  oferecer  ao  consumidor  um  produto  de  alta 





Em  contrapartida  ao  fast  fashion,  muitas  empresas  trabalham  com  a  moda 
Slow fashion, ou seja, moda lenta. Juntamente com esta, outros termos vêm sendo criados 
na busca de uma moda um pouco mais sustentável, como a moda ecológica ou ecomoda, 
moda  verde,  moda  ética  entre  outros.  Salcedo  (2014)  faz  uma  breve  explicação  sobre 
alguns dos termos. 
  Ecomoda:  é  a  moda  ecológica,  moda  verde,  bio,  ou  orgânica.  Consiste 
principalmente  na  utilização  de  fontes  orgânicas,  e  sendo  assim,  menos 
prejudiciais  ao  meio  ambiente,  na  fabricação  de  peças  de  roupa  e  outros 
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produtos  de  moda,  como  por  exemplo,  o  tingimento  natural  e  uso  de  fibras 
cultivadas a partir dos princípios da agricultura orgânica.  
  Moda Ética: além dos conceitos da ecomoda, preza por uma moda mais ética, 
ou  seja,  seguindo  princípios  e  valores  morais,  como  melhores  condições  de 
trabalho. 
  Slow  fashion:  a  moda  lenta,  segundo  a  autora,  não é  exatamente  o  oposto à 
rápida,  ela  apenas  segue  um  caminho  diferente,  prezando  pela  qualidade  do 






ou  outro  conceito,  mas  sim,  englobam  todos,  ou  seja,  a  moda  sustentável  precisa  ser 




as  peças,  o  que  deve  ter  inicio  já  na  fase  de  concepção  da  mesma.  A 
partir do momento em que o estilista incentiva a utilização de processos 
de produção mais sustentáveis e a mudança de comportamento por parte 
do  consumidor  no  que  se  refere  ao  uso  e  ao  consumo  das  peças, 






aponta  sua  visão  a  respeito  do  aspecto  sustentável  na  moda,  que  une  os  pontos 
anteriormente apresentados e diz: 
 
É  importante  que,  como  cidadão  e  consumidor,  a  gente  se  questione 
sempre quais são as histórias por traz de cada peça que a gente compra. 
Porque existem os  impactos ambientais, mas  tem também os  impactos 
sociais  e  culturais.  O  trabalho  análogo  à  escravidão  no  setor  é  uma 








ciclo  de  vida  de  uma  peça.  Vamos  detalhar  algumas  possibilidades  e  ver  o  que alguns 
estilistas fizeram para fazer um trabalho de moda com impactos reduzidos em caminho à 
sustentabilidade.  








Depois  de  analisar  o  processo,  dentro  das  cinco  etapas  devem  ser  feitas 
melhorias  de  modo  a  reduzir  as  consequências  de  cada  ação.  Gwilt  (2014)  apresenta 
princípios de estratégias de melhorias para serem pensados pelo designer de moda. São 






uso, aumento da vida de uma peça, melhora no uso dos sistemas de final de vida” 
(GWILT, 2014, p. 42). Para cada um dos pontos existem opções de melhorias, que serão 
explanadas a seguir. 
Salcedo  (2014)  propõe  que,  para  minimizar  o  consumo  de  recursos,  o 
designer precisa pensar na desmontagem da peça,  fazendo uso de menor quantidade de 
materiais, ou  talvez, se não somente o emprego de um único material; limitar­se a usar 
tecidos  apenas  puros,  sem  misturas,  como  100%  algodão  e  outros;  diminuir  o  uso  de 
adornos  nas  peças,  como  botões  e  zíperes,  pois  estes  precisam  de  produtos  químicos 




ciclo de vida, de acordo com Gwilt, “quer seja em termos de grandes quantidades de 
petroquímicos usados em sua fabricação (como o poliéster), quer pelo alto consumo de 
agua e energia gasta nas lavagens da peça (como o algodão)” (2014, p. 61). A autora 
discursa que o criador de moda que deseja incluir técnicas de menor impacto na produção 
pode,  por  exemplo,  optar  por  tecidos  que  incluam  práticas  de  comércio  justo  e  cultivo 
orgânico  ou  renovável,  como  é  o  caso  do  algodão  orgânico.  Alguns  tecidos 
biodegradáveis  e  com  tais  princípios,  desenvolvidos  pelo  mercado  têxtil,  serão 
apresentados mais a  frente. Juntamente com o uso da fibra em seu estado  natural, entra 
também  o  tingimento  natural  (Figura  29),  que  é  outra  prática  que  vem  sendo  muito 
aproveitada  por muitos  criadores  de moda.  Consiste  no  uso  de  vegetais,  frutas,  cascas, 
minerais e condimentos retirados da natureza como forma de dar cor ao tecido, sendo este 






Ambas  as  autoras,  Gwilt  e  Salcedo  (2014)  também  trazem  à  discussão  o 
conceito de design emocional, ou seja, roupas que são criadas de forma que o consumidor 





ter  sido  personalizada  ou  ser  atemporal,  ou  ainda  por  ser  de  possível 





e  o  usuário  –  uma  abordagem  de  design  duplo,  que  pode  ser  adotada 












exemplo,  se  não  estão  sendo  explorados,  portanto,  o  designer  precisa  estar  atento  aos 






designers  utilizam  restos  de  retalhos  das  confecções,  sobras  de  fim  de  rolo  que  não 















Salcedo  (2014).  O  setor  têxtil  tem  procurado  desenvolver  fibras  de  menor  impacto 





















Outro  ponto  é  a  respeito  do  papel  do  usuário,  que  consiste  em  uma  parte 
longa e talvez mais importante dentro do ciclo de vida de uma peça de roupa. Como dito 
anteriormente,  é  necessário  criar  nos  indivíduos  uma  reeducação  ambiental  para  que 
pensem nos impactos que suas ações podem causar ao meio ambiente. Esta é a fase que 
depende  do  consumidor,  é  a  etapa  do  uso  e  da  manutenção,  e  por  isso,  deve  ser  bem 
executada para garantir a qualidade e durabilidade da peça. Salcedo informa que “ao 











máquina de  lavar ou à mão, dentre outros.  Gwilt  relata que podem  também ser usados 
“tecidos de acordo com suas propriedades de facilidade no cuidado, incluindo os tecidos 
que podem ser lavados secos e passados a baixas temperaturas” (GWILT, 2014, p. 124). 
Já  Salcedo  (2014),  acrescenta  e  exemplifica  com  a  opção  de  utilizar  acabamentos 
antimanchas e antiodores.  




Worton,  mestre  pela  Nottingham  Trent University,  que  de  acordo  com  Salcedo, deseja 
“que os usuários interajam e se conectem com as roupas que cria ao escolher mangas que 






Associado  aos  itens  anteriores,  esta  o  pensar  no  aumento  da  vida  útil  do 
produto através de designs modificáveis, ou seja, que podem ser usados de mais de uma 










Gwilt,  ainda,  traz  em  voga  o  conceito  de  remanufatura  de  materiais 
existentes, ou seja, “retrabalhar roupas já existentes ou trabalhar com o estoque ou 
materiais que sobraram, o excesso” (GWILT, 2014, p. 142). Ela apresenta duas opções de 
fontes  de  materiais  de  refugo,  uma  delas  é  o  refugo  pré­consumidor,  ou  seja,  material 
desperdiçado  gerado  ainda  na  etapa  de  fabricação.  O  segundo  é  o  proveniente  do 
desperdício  pós­consumidor,  este  pode  ser  encontrado  em  brechós  e  bazares.  As  peças 
obtidas  nestes  refugos  podem  ser  transformadas  em  novas  peças,  que  vão  ser  únicas, 
devido a serem recicladas. Tal técnica tem sido usada por muitos designers ao redor do 
mundo,  como  por  exemplo,  britânico  Christopher  Raeburn,  que  criou  uma  coleção  de 
roupas  montadas  a  partir  do  excesso  de  roupas  militares  e  paraquedas,  (Figura  33),  e 
também, a coleção construída a partir de sobras de tecidos usados na produção de moda 
da  Esprit  –  fabricante  de  roupas,  calçados  e  acessórios  localizada  em  Hong  Kong  e 



























Outro  conceito  apresentado  por  Gwilt  (2014),  e  que  vem  crescendo  em 
grande escala no mercado de moda é o Upcycling, que é “o termo usado para descrever 
uma  técnica  de  se  aprimorar  e  agregar  valor  a  um  produto  ou  material  que,  de  outra 
forma, seria  jogado fora” (GWILT, 2014, p. 146). Ou seja, uma maneira de customizar 
roupas usadas para além de “apenas transformar uma camiseta velha ou um jeans que está 
parado no armário há algum tempo” segundo Marcela de Mingo para a Revista Marie 
Claire  (2019,  sem  pagina,  online)  (Figura  35).  Sabendo  que  a  indústria  da  moda  é  a 



















Você  pode  buscar  agregar  valor  a  uma  roupa  existente  por  meio  de 
pequenas  mudanças  ou  de  detalhes  decorativos,  ou  pode  criar  roupas 
inteiras usando retalhos ou sobras de  tecidos ou de objetos.  [...]  juntar 
zíperes  descartados  ou  quebrados  em  grupos  de  cores  para  criar 









menção.  O  projeto  Re­Roupa,  de  acordo  com  Luanda  Vieira  para  a  Revista  Glamour, 
utiliza  resíduos  que  são  considerados  lixo  e  mão  de  obra  local.  A  fundadora  Gabriela 
Mazepa relata à Vieira  (2018) que o diferencial do projeto é usar o que a moda rejeita, 
utilizando qualquer matéria prima possível,  estando ela na moda ou não, pois o que os 





carioca  Farm,  após  o  sucesso  das  ultimas  duas  parcerias,  em  2017  e  2018,  em  que 
lançaram “dois coletivos feitos de sobras de matérias­primas e aviamentos: o de bodies e 





primas  e  aviamentos  foram  garimpados  para  dar  vida  aos  tops, 
quimonos, vestidos, macacões, saias, camisas e túnicas – a maior parte 
pensadas  para  serem  usadas  de  pelo  menos  duas  formas  diferentes 








forma  uma  produção  rotativa  e  com  menos  impacto  ambiental  na  empresa.  Segundo 
Colerato “desde o início da parceria com o Re­Roupa, a marca já conseguiu reaproveitar 

















“praticas ecologicamente corretas, com enfoque especial na neutralização  das emissões 
de CO2” (BERLIM, 2018, p. 66). Berlim relata como exemplo a SPFW de 2008, 
colocando em evidencia o fato de que: 
 
A  direção  da  SPFW,  junto  com  a  Associação  Brasileira  da  Indústria 
Têxtil e de Confecção [ABIT] e outras empresas levou a Nova York os 
12  estilistas  expositores  do  inverno  de  2007  para  participarem  da 
exposição Amazônia Design, Fashion and Sustainable Economy. Dentre 
os  estilistas  estavam  Samuel  Cirnansck  e  Clô  Orozco,  que  usaram 
algodão orgânico em suas criações,  e André Lima e Oskar Metsavaht, 




desde  2005,  tem  por  objetivo  expandir  os  conceitos  de  sustentabilidade  e  consumo 









para  a  questão  socioambiental  e  pesquisar  a  adequação  dos  produtos 
ligados  ao  universo  da  moda  para  um  contexto  de  menor  impacto 
ambiental.  O  programa  é  constituído  por  projetos,  eventos,  cursos  e 
outras  atividades,  como  palestras,  exposições,  participação  em 
programas de televisão, rádio, entre outros. (BERLIM, 2018, p. 73). 
 
Tal projeto, segundo Berlim, faz parte do “programa de extensão da 
Universidade do Estado de Santa Catarina (UDESC)” (BERLIM, 2018, p. 73), e age 
promovendo ações não só no estado, mas também no exterior, representando o Brasil na 
Europa e em toda América Latina.  



























3 MERCADO: MARCA GRACE‟S HOUSE 
 
Grace’s House  é uma marca cujo campo de atuação é o  setor de  roupas de 
festas e ocasiões formais, abrangendo o gênero feminino jovem e adulto na faixa etária de 
18  a  40  anos.  São  mulheres  tanto  solteiras  quanto  casadas,  universitárias  e  também 
diplomadas.  O  público­alvo  (Figura  37)  que  da  marca  Grace´s  House  é  composto  por 
mulheres  que  possuem  hábitos  noturnos,  frequentam  festas  de casamento,  formaturas  e 

















































significado  é  casa,  que  sempre  foi  seu  local  de  refúgio  para  criação.  As  traduções  de 
ambas  as  palavras,  Grace  e  House,  para  o  inglês,  são  pelo  motivo  de  ser  mais 
reconhecível  em qualquer parte do mundo,  sendo o  inglês uma língua universal. Sendo 
assim, o nome da marca significa, literalmente, A casa da Greice.  












do  circulo  cromático.  Essas  cores  são  totalmente  mutáveis  e  variam  conforme  coleção 














A  marca  Grace´s  House  tem  como  referência  marcas  Nacionais  e 
Internacionais  que  trabalham  no  mesmo  segmento,  ou  seja,  marcas  que  possuem  um 
trabalho  artístico  e  estilístico  com  estética  parecida  à  estética  pretendida  nas  suas 











único  nas  texturas,  relevos,  padronagens  coloridas,  além  de  muita  brasilidade. 
Características  como:  sofisticação,  feminilidade  e  originalidade,  compõem  a  identidade 








































A  marca  ainda  conta  com  a  produção  de  peças  comercias,  ou  seja,  com 
caráter  street  Style,  mas  sem  perder  a  identidade  visual,  empregando  mais  de  70 
colaboradores em sua rede produtiva. Possui lojas em Belo Horizonte e São Paulo, além 
de  mais  de  90  pontos  de  venda  espalhados  pelo  Brasil,  e  ainda,  em  multimarcas 
selecionadas mundo afora. Em 2017,  inaugurou uma  loja  física nos Estados Unidos da 
América, em Los Angeles, Califórnia, ao lado de nomes como Marc Jacobs, Oscar de La 
Renta e outros, o que foi uma grande conquista para a estilista. Mantém uma flagship na 
capital  paulista,  conhecida  pelos  vestidos  de  festa  sofisticados.  Dentro  das  coleções  há 
modelos curtos na faixa de R$ 2.200. Os longos ficam em torno de R$ 3.500. Um vestido 
totalmente bordado atinge a  cifra de R$ 12 mil nas  lojas próprias da marca. A estilista 
deixa claro que  suas  roupas não  são baratas,  e que  tem vestidos que no varejo, variam 
entre R$ 8.000 e R$ 12 mil. 
Milazzo  conta  com  mais  de  300  mil  seguidores  no  Instagram.  A  marca 
consolidada  hoje  em  dia  no  mercado  nacional  e  internacional,  também  investe  em 
marketing  digital  e  midiático  para  veiculação  de  propagandas.  As  blogueiras  aqui,  são 
também, uma grande fonte de propaganda da marca. Celebridades em eventos e tapetes 




o  cuidado  em  buscar  fornecedores  responsáveis  que  atendam  às  legislações  vigentes  e 
primem por processos ecoeficientes. Estando eles na Itália e no Brasil, são utilizados os 
fios  alternativos  como  Tencel  e  Modal,  provenientes  de  madeira  renovável,  malha  de 
PET  reciclado  e  algodão.  Entre  seus  fornecedores  ainda  consta  a  tecelagem  artesanal 
Casulo Feliz, situada em Maringá, no estado do Paraná, que produz fios de seda orgânica 
(Figura 42). Outro ponto alto do seu trabalho está na parceria com o projeto Mulheres de 
Renda,  que  foi desenvolvido pela própria  estilista,  e promove a geração de  renda entre 
costureiras e bordadeiras que trabalham na produção de suas peças das coleções. A marca 
ainda promove uma reutilização dos refugos dos retalhos das coleções, pois são doados 
para  instituições  como  Casa  do  Menor,  na  cidade  de  Miguel  Couto  em  Nova  Iguaçu, 
Ação Moradia na cidade de Uberlândia, no Morumbi e Costurinha Fraterna, no município 































da  TheKey.to  Fair,  uma  feira  internacional  que  preza  por  trabalhos  eco  sustentáveis3. 
Suas criações envolvem  tanto  roupas quanto acessórios,  como bolsas,  lenços,  sapatos e 
bijuterias,  mas  a  técnica  de  tingimento  é  a  marca  registrada  da  estilista.  Contudo,  o 
processo de industrialização da técnica de tingimento começou em 2014, de acordo com 
o  site  da  marca.  No  ano  de  2018,  Flavia  Aranha  chega  a  Portugal  e  em  2019  faz  sua 
estreia na São Paulo Fashion Week. (Figura 43). 
















Nossa  inspiração  vem  da  poética  residente  no  cotidiano, 
dos  encontros  fortuitos,  das  preciosidades  que  revelam­se  no 
inesperado. A magnitude de nosso território nos abraça e abarca em sua 




Segundo  a  aba  Visão  no  site  da  empresa,  a  marca  tem  como  valores  o 
emprego de um design nacional, buscando não só mão de obra e matéria prima brasileira, 









mas  também,  priorizar  a  produção  sustentável  tanto  social,  quanto  ambiental  e 















A  marca  busca  acima  de  tudo,  recuperar  técnicas  ancestrais  de  trabalho 
manual,  usando  o  que  a  terra  provê,  estimulando  o  cultivo  natural  dos  produtores  e  ao 




Todo  nosso  tingimento  e  estamparia  são  realizados  com 
matéria prima 100% natural, de fontes renováveis, sem uso de qualquer 
tipo de metal pesado. Dessa forma, e através de medições regulares de 












exemplo,  recebem os resíduos  secos, sobras de produção, para que seja  feito o descarte 
correto. Os cortes para reaproveitamento são deixados em um Banco de Tecidos para que 
parceiros possam aproveitá­los em enchimentos de almofadas e estofamentos, de acordo 





Além  desses  projetos,  Flavia  Aranha  ainda  oferece  oficinas  e  cursos  de 
capacitação em seu ateliê para compartilhamento de saber, e sendo assim, crescimento de 
suas visões, pois a estilista acredita que “tudo que é vivo cresce e multiplica­se” 
(ARANHA, p. Visão Compartilhamento de Conhecimento, 2019, online). Portanto, a sua 
transparência no processo criativo e sua preocupação social e ambiental fizeram com que 
a  empresa  ganhasse  a  certificação  do  Sistema  B5  em  2016,  de  acordo  com  o  site  da 
marca. 
A estilista tem consciência de que por mais que suas ações sejam benéficas, 
sua  moda  é  para  poucos,  já  que  os  preços  são  bem  elevados,  é  o  que  diz  em  uma 
entrevista ao site Universa da Uol, para a jornalista Natalia Eiras: “o meu projeto é 
coerente, mas ele resulta em roupas caras”. As peças da marca disponíveis na aba de 
compras do site custam um valor inicial de mais de R$200,00 chegando a custar entorno 
de  R$3.000,00.  Sendo  assim,  o  perfil  das  consumidoras  Flavia  Aranha  são  pessoas  de 
alto poder aquisitivo, classes A e B, portanto, ativistas que se preocupam tanto com meio 
ambiente  quanto  com  moda  sustentável  e  com  procedência.  A  estilista  vestiu  o  cantor 















A marca possui  site  e  Instagram,  onde  faz a divulgação de  seu  trabalho. O 




A  marca  é  industrialmente  artesanal.  Tanto  que  buscam  saberes  ancestrais 
para  a  produção,  valorizando  quem  produz,  a  cultural  local,  e  as  técnicas  antigas  de 








Desfila  todos  os  anos  durante  décadas  na  Paris  Fashion  Week,  tanto  de  moda  prêt­à­
porter, quanto Alta Costura. A marca possui um estilo que  mescla alfaiataria e modelos 
clássicos  de  vestidos  com  volume,  inspirado  em  flores,  que  é  um  tema  com  o  qual 
Christian  Dior,  fundador  da  marca,  se  identificava  e  estava  sempre  presente  em  suas 
criações.  









cores  mais  sóbrias,  clássicas,  e  frias.  Tais  características  conferem  feminilidade, 
originalidade e sofisticação às peças, como relata o site da marca.   
Dior trabalha nos segmentos do prêt­à­porter e da Alta Costura. A linha prêt­






sua  exclusividade,  mão  de  obra  e  matérias  nobres  empregados  em  suas  confecções. 
Existem  outras  linhas  de  produtos  na  marca,  como  perfumes,  acessórios  e  make­up. 
Possui  também  uma  linha  de  roupa  infantil,  a  Dior  Baby,  e  em  2019  lançou  a  linha 
masculina, com peças de alfaiataria. Na perfumaria destaque para os perfumes femininos 















Revista  Embarque,  em  2018  foi  inaugurada  a  primeira  Dior  Beauty  Boutique  das 
Américas, localizada no Aeroporto Internacional de São Paulo, dedicada exclusivamente 
a venda de perfumes e maquiagem.  
A  Dior  paulista  tem  decoração  parecida  com  a  da  unidade  parisiense. 
Dispõem de bolsas, sapatos, roupas e acessórios. Vende vestidos confeccionados em seda 
que partem de R$22 mil. No geral, a marca tem produtos que variam entorno de R$100 a 
mais  de  R$22  mil.  As  maquiagens,  como  um  batom,  por  exemplo,  giram  em  torno  de 
R$159,00.  Vestidos  de  prêt­à­porter  básicos  variam  entre  os  R$4  mil  ao  valor  citado 
acima.  
A  marca  possui  atualmente  cerca  de  quase  30  milhões  de  seguidores  no 
Instagram somente na pagina oficial, além de outras paginas na rede segundo a linha de 








propaganda  em  formato  de  Fashion  Film,  que  passam  nos  intervalos  de  programas  em 
horários específicos e estratégicos, que correspondem atualmente, por boa parte do  tipo 
de propaganda investido pela de marca.  
Com  relação  à  sustentabilidade  Christian  Dior  SA,  em  matéria  da  revista 


































Levando  em  consideração  os  fatores  anteriormente  expostos,  esta  pesquisa 
tem  como  objetivo  a  criação  de  uma  coleção  no  segmento  de  Moda  Festa,  como 
apresentado  anteriormente.  A  coleção  Primavera/Verão  2019/2020,  denominada 
REDESarte  será  confeccionada  seguindo  os  conceitos,  cores,  formas,  superfícies, 
materiais e processos observados na estética do artista plástico Frans Krajcberg. A seguir, 
serão apresentados os passos feitos para o seu desenvolvimento, passando por: pranchas 
iconográficas  de  Tema,  Tendências,  Matriz  Conceitual,  de  onde  sairão  as  Cartelas  de 
Cores  e  Tecidos,  Design  de  Superfície  Têxtil,  Silhuetas,  Parâmetro  de  Produtos  e 
Aviamentos. Baseado em tais referências, serão criados quinze croquis, dentre os quais, 
três  serão  confeccionados  juntamente  com  as  seguintes  informações  correspondentes: 





Existe  hoje  uma  consciência  mundial  em  favor  do  meio  ambiente. 
Graças a ela,  reforça­se a  ideia de que a sobrevivência da humanidade 
depende diretamente da sobrevivência do planeta. Essa dependência não 





nos  capítulos  anteriores,  usar  as  obras  de  Frans  Krajcberg  como  fonte  de  inspiração, 












































Considerando  que  a  Grace’s House  é  uma  marca  de  vanguarda,  mas  que 
procura estar atenta aos desfiles de moda nacional e internacional, foram feitas pesquisas 
de Tendências em: cor, modelagem e design de superfície têxtil (Figuras 51, 52, 53). Tais 



































A  partir  das  pranchas  iconográficas  de  Tema  apresentadas,  desenvolveu­se 
uma  Matriz  Conceitual  (Figura  54).  Seu  processo  consiste  em  alinhar  o  conhecimento 






obras  de  Krajcberg,  em  Forma  foram  colocados  os  tipos  de  Modelagem  e  estruturas 


















A  Cartela  de  Cores  foi  separada  em  dois  tipos,  cores  de  fundo  e  cores  de 
superfície. As cores de fundo fazem relação às cores usadas na base das roupas, ou seja, 
as cores que se apresentam nos tecidos consumidos na parte estrutural das peças. As cores 








































algodão  comum,  sendo  ele  a  fibra  têxtil  natural  de  mais  fácil  acesso  em  nossa  região, 
além de possuir uma alta durabilidade.  
Além do uso de algodão cru que fora comprado para a confecção das peças, 







Para  o  Design  de  Superfície  Têxtil  da  coleção,  (Figura  57),  serão  criadas 
texturas  através  de  diversos  pontos  de  bordados  com  intuito  de  trazer 
tridimensionalidade, o emprego de retalhos como forma de dar volume, tranças e técnicas 
artesanais  como  macramê6  e  tapeçaria,  através  do  uso  de  fios  de  malha  ecológica, 
barbantes e linhas de bordar. Também, serão aplicadas dobraduras formando pregueados 









                                                             
6 Macramê: “Variedade de passamanaria feita de linha grossa ou barbante entrelaçado, à base de nós, 

















moldagem  das  folhas  de  árvores,  algumas  superfícies  têxteis  são  feitas  moldando 
barbantes e restos de tecido, criando uma espécie de “palito” se afeiçoando ao aspecto 
que as folhas têm em sua obra. O uso do macramê se deu para relacionar a técnica que 
Krajcberg usara na década de 70 quando produz esculturas entrelaçando e traçando cipós. 




Como  mencionado  no  capítulo  sobre  a  Sustentabilidade  na  Moda,  o 
tingimento  natural  é  uma  das  práticas  de  menor  impacto  ambiental  que  vem  sendo 
discutida e trabalhada entre os criadores de moda deste perfil. Sendo um método de baixo 





coleção  REDESarte  carrega  em  sua  Cartela  de  Cores  apresentada  anteriormente,  uma 
gama de cores que foram testadas previamente, cujos tons foram retirados de  vegetais e 
condimentos naturais. Foram feitos diversos testes antes de se obter o resultado esperado 
e  as  cores  desejadas,  muitos  não  deram  certo,  porém,  vale  aqui  ressaltar,  que  fora  a 
primeira  experiência  da  autora  neste  campo  de  tingimento  natural  e  que  os  resultados 

















































































inspirados  pelas  esculturas  com  formas  mais  orgânicas  de  Krajcberg,  tanto  com  a 
intenção  de  romper  com  a  peça  lisa,  transpondo­as  para  além  de  sua  forma  chapada, 
inspirado  pelo  desejo  do  mesmo  de  romper  com  o  quadrado  delimitado  pela  tela.  A 












serão  apresentados  a  seguir,  na  Figura  59.  Compostos  por:  linha  para  máquina  reta  ­ 
100% algodão, para alinhar aos mesmos conceitos do  tecido, e  fios para overloque, em 
100%  poliéster,  ambos  na  cor  crua.  Além  destes,  serão  utilizadas  linhas  de  bordar 
ecológica, barbantes ecológicos e ecomalha da marca EuroRoma. A ecomalha trata­se de 
um fio de malha ecológico selecionado que pode ser usado para crochê, tricô, tapeçaria, 
macramê,  tear  e  artesanatos em geral. Portanto,  ambas as  linhas da marca  são  fruto de 
produção sustentável, com baixa emissão de carbono, não utiliza água em sua produção, e 






























PRODUTO  BASICO  FASHION  VANGUARDA  TOTAL  % 
Vestido 
longuete 
    1  1  3,85 
Vestido midi      3  3  11,54 
Vestido abaixo 
joelho 
    1  1  3,85 
Saia midi  1    1  2  7,69 
Saia abaixo 
joelho  
1    1  2  7,69 
Saia longuete      3  3  11,54 
Calça 
pantalona 
    1  1  3,85 
Calça 
pantacourt 
1      1  3,85 
Calça cenoura  1      1  3,85 
Max colete      1  1  3,85 
Blazer longo      1  1  3,85 
Pelerine      2  2  7,69 
Blusa bola alta       1  1  3,85 
Top alcinha 
cropped 
1    1  2  7,69 
Top cruzado      1  1  3,85 
Top decote 
profundo 
    1  1  3,85 
Top ombro a 
ombro 
    1  1  3,85 
Top 1 ombro 
só 
    1  1  3,85 
 
Total  5  0  21  26  100% 
























































































para modelar as peças, e que como relata Silveira, “a técnica permite a produção de peças 
bem projetadas, com caimento perfeito,  favorecendo a percepção das formas estruturais 
do corpo durante a construção das roupas” (SILVEIRA, 2017, p. 2). Para iniciar a 
técnica, primeiramente é feito um mapeamento de manequim, que consiste na marcação 
das  linhas  verticais  e  horizontais  básicas  do  corpo  humano,  como  linha  de  cintura,  de 
quadril,  busto,  entre  outras.  Marcadas  as  linhas  básicas,  pode­se  marcar  as  linhas  de 
desenho desejadas nas peças. Com o manequim mapeado  (Figura 75),  a montagem das 
peças pode ser iniciada. Tal técnica faz com que se possa aproveitar ao máximo o tecido e 


















O  primeiro  look  trata­se  de  um  vestido  midi  com  ornamento  em  forma 
orgânica. O tecido foi tingido com catuaba em pó. A saia do vestido possui modelagem 
em  pregas  fêmeas  e  sobrepostas,  com  bordado  pé  de  galinha  que  simula  a  forma  de 
galhos e  raízes de arvores.  As alças do vestido foram feitas com fio de malha  trançado 




































































Algodão Cru  3m  Caçula/JF  7,27  21,80 
Linha de bordar  1  Caçula/JF  5,66  5,66 
Linha natural  1  Caçula/JF  18,78  18,78 
Linha poliéster  1  Caçula/JF  3,78  3,78 
Fio poliéster  2  Caçula/JF  4,78  9,56 
Fio Ecomalha  1  Caçula/JF  18,87  18,87 
Barbante   1  Caçula/JF  12,78  12,78 
         
Mão de obra  24h  Grace Rodrigues  10,00/h  240,00 
  5h  Maria das Graças (mãe da criadora)  10,00/h  50,00 






O  segundo  look  é  uma  saia  midi  composta  por  uma  saia  reta  mini,  com 
barrado de macramê e fios soltos na barra. A saia possui Design de Superfície Têxtil de 
flores,  feitas  com  retalhos  de  tecidos  que  sobraram  da  confecção  e  também  retalhos 
recolhidos no Laboratório de Montagem e Costura do Instituto de Artes e Design, assim 
como  Krajcberg  usou  restos  de  raízes  na  produção  de  sua  serie  de  flores.  A  saia  e  os 
retalhos para as flores foram tingidos com catuaba em pó. O macramê do barrado foi feito 
com  fio  de  malha  ecológico  em  tons  de  marrom,  a  Ecomalha,  assim  como  as  fitas  de 
121 
 
macramê  usadas  no  top  do  look.  A  Ecomalha  vermelha  também  foi  usada  nas  tiras  de 
macramê do top. O uso do macramê se alinha a técnica que Krajcberg usara na década de 
70 quando produziu esculturas entrelaçando e traçando cipós, como dito anteriormente. A 












































































Algodão Cru  1m  Caçula/JF  7,27  7,27 
Linha de bordar  1  Caçula/JF  5,66  5,66 
Linha natural  1   Caçula/JF  18,78  18,78 
Linha poliéster  1   Caçula/JF  3,78  3,78 
Fio poliéster  2  Caçula/JF  4,78  9,56 
Fio Ecomalha  2  Caçula/JF  18,87  37,74 
         
Mão de obra  24h  Grace Rodrigues  10,00/h  240,00 
  5h  Maria das Graças (mãe da criadora)  10,00/h  50,00 












também pregueada. Sua  superfície  têxtil é  composta por pedaços de  tecido  torcidos,  de 
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fios  de  malha,  cordões  tipo  São  Francisco  e  tranças,  fixados  à  faixa  com  bordado  em 
forma de “x”. Assim como  a  série  feita a partir da moldagem das  folhas de arvores de 
Krajcberg, a superfície têxtil do top foi feita moldando barbantes e restos de tecido para 














































































Algodão Cru  5m  Caçula/JF  7,27  36,35 
Linha de bordar  1  Caçula/JF  5,66  5,66 
Linha natural  1   Caçula/JF  18,78  18,78 
Linha poliéster  1   Caçula/JF  3,78  3,78 
Fio poliéster  2  Caçula/JF  4,78  9,56 
Fio Ecomalha  1  Caçula/JF  18,87  18,87 
Barbante   1  Caçula/JF  12,78  12,78 
         
Mão de obra  24h  Grace Rodrigues  10,00/h  240,00 
  5h  Maria das Graças (mãe da criadora)  10,00/h  50,00 





A  seguir,  na  Figura  80,  apresentamos  os  elementos  da  papelaria  da  marca 
Grace’s House.  A  sacola  é  uma  Ecobag  de  algodão  cru,  com  o  logotipo  da  marca 
bordada.  A  etiqueta,  segue  a  mesma  ideia,  bordada  e  feita  com  retalho  de  produção, 
fixada  à  mão  nas  peças.  A  tag  carrega  um  pequeno  texto  explicativo  sobre  o  tema  da 











Frans  Krajcberg  fotografava  suas  obras  como  forma  de  eternizá­las  e  fazer 
com  que  alcançassem  maior  visibilidade.  Alinhada  a  este  conceito,  será  criado  um 
editorial de moda com as peças confeccionadas como forma de tê­las em formato digital 











forma de eternizar os  looks confeccionados. O objetivo é  levar as  roupas para um local 
natural,  e que haja  interação entre modelo e natureza. A modelo  representa a  figura de 





O  local escolhido  foi um ambiente  externo,  com árvores  ao  redor, para que 
haja  interação  entre  a  modelo  e  o  ambiente,  como  dito  anteriormente.  Foi  optado  por 
questões  logísticas  fotografar  no  Campus  da  UFJF,  onde  encontramos  uma  ampla  área 
verde. Optou­se por unir a prancha iconográfica de Locação com a de Poses (Figura 81), 


























Os  acessórios  escolhidos  são  os  inspirados  nas  Pranchas  Iconográficas  de 
Acessórios (Figuras 83, 84, 85). São adereços e objetos confeccionados em palha, bolsas 
e cintos de macramê, sapatos de saltos mais rústicos e de madeira. Os brincos e colares 





















































































































































































Maquiador  1  Lucas Melo  70,00  70,00 
Fotógrafa  1  Giovanna Tavares   200,00  200,00 
Doces  2  ­  2,00  4,00 
Janta  2  Restaurante Universitário  1,40  2,80 
Impressão Fotos  20  Daniel Gontigio  3,10  62,00 
Mão de obra  5h       






O  presente  trabalho  é  produto  do  processo  de  pesquisa  e  criação  para  uma 
coleção  de  Moda  Festa  da  marca  criada  pela  autora  denominada  Grace’s House.  O 
objetivo  principal  é  traduzir  partes  das  obras  do  artista  Frans  Krajcberg  através  dos 





se  adequassem  ao  tema,  optou­se  pela  técnica  da  na  construção  das  peças,  além  de, 







dois  meses.  Primeiramente,  procurando  retalhos  do  tecido  de  algodão,  americano  crú, 
muito usado nos trabalhos dos alunos em diversas disciplinas do Bacharelado de Moda no 
Laboratório de Confecção do Vestuário do Instituto de Artes e Design, para em seguida, à 
busca de materiais  e  técnicas para  teste de  tingimento do  tecido. Devo  relatar que esta 
etapa foi bastante dificultosa, pois dependia do clima para secagem, além de espaço físico 
e  vasilhames  para  aplicação  das  técnicas,  e  etc.  Vale  a  pena  ressaltar  que  a  autora 
desconhecia tais técnicas e que até então nunca havia empregado em suas peças. 






Contudo,  a  maior  dificuldade  no  presente  trabalho  foi  conseguir  conciliar 






editorial  de  moda  como:  locação,  modelos  no  tamanho  das  roupas,  devido  à  criação  a 
partir da técnica de moulage, uma data que fosse adequada a todos os profissionais, e etc. 
Porém,  é  interessante  pontuar  que  mesmo  com  todos  os  percalços,  foi  uma 
experiência  gratificante,  de  muito  aprendizado.  Pude  testar  novas  técnicas  e  práticas, 
além  de,  empregar  os  conhecimentos  teóricos  e  práticos  adquiridos  nas  disciplinas  do 
curso  Bacharelado  de  Moda,  aprendizados  que  com  certeza  farão  parte  da  minha  vida 
pessoal  e  profissional.  Por  isso,  de  modo  geral,  posso  dizer  que  alcancei  meu  objetivo 
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